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FASHIONING MUSIC CULTURE THROUGH COSTUMES AND 
PERFORMANCE 
Jennifer Craiki and Jon Strattonii 
When we think of popular music, we don’t only remember the songs and lyrics but equally 
what the stars were wearing. The most iconic looks in music history have been the torn T‐
shirts of the Sex Pistols, Michael Jackson‘s solo glove, Madonna’s conical bra, and Kylie‘s hot 
pants.iii  While these costumes have been contrived and exaggerated designs to enhance a 
performer’s on‐stage persona, they have both drawn on and inspired subcultures, fads and 
fashions among fans and the public with ‘new trends blossoming out of the music 
industry’.iv  Indeed, music costumes have been central to the meshing of popular music with 
a succession of forms of visual culture – in photography, films, television, video and 
electronic media.v  
Images of musicians through the history of popular music constitute a spectacular record of 
changing fashions of the times and the emergence of a rich and diverse popular culture.vi 
The enduring success of popular music has derived from its ability to take advantage of 
visual culture. This is especially evident in the impact of Melbourne’s unique popular music 
industry on the development of a distinctive fashion capital.  
Dressing up on stage became central to the performance of popular music because wearing 
a new costume (a specially ‘built’ costume rather than one ‘pulled’ from the wardrobevii) 
created an ‘impact’ and made performers feel ‘larger than life’ and more ‘confident’. viii The 
more ‘ridiculous’ or outrageous the costume, the more confidence a performer exuded. 
Whereas early popular music performers had worn fairly conservative outfits that 
nevertheless expressed different musical genres, the explosion of popular music in the 
1970s was infused by outrageous costumes adopted by musicians in the UK and America.ix   
Developing out of psychedelia, the musical genre of glam rock transformed and disrupted 
the tenets of popular culture. Especially influential were the glam‐inspired costumes of stars 
such as David Bowie, T‐Rex, Roxy Music, Gary Glitter, Slade, in Britain and Lou Reed, Kiss, 
Alice Cooper, and the New York Dolls in the United States. Bowie’s invention of successive 
stage persona such as Ziggy Stardust was especially influential in legitimating the creation of 
mobile identities and styles among young people.x  
Coupled with the seeding of ‘camp and effeminacy with rock’,  the glam movement was 
predicated on extravagant performance costumes including feather boas, glitter, platform 
shoes, bouffant hair, lurex jackets and bodysuits, and flared trousers. Fans loved these 
‘fictional bodies’ whose looks they copied and shocked mainstream society.xi Around 1976/7 
in Britain punk brought an end to this celebration of visual excess offering, instead, an anti‐
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style of ripped t‐shirts, safety pins and second‐hand mohair sweaters and even bondage 
gear.xii   
By the early 80s, bands like Skyhooks, a Melbourne group, competed with the likes of 
Sherbert, who came from Sydney, and Split Enz, who had travelled to Australia from New 
Zealand. Split Enz, too, tried various different looks and styles before settling on a distinctly 
antipodean feel that resonated with Australian audiences but never really took off 
elsewhere. The costumes of Tim Finn suggest a more refined arts‐craft hippy reference with 
his art deco‐inspired jacket and trousers, and screen‐printed ethnic Woodface jacket and 
pants. As glam lost its glitter, the punk movement infiltrated music culture and a very 
different aesthetic emerged.  
A new performance wardrobe accompanied this shift arguably spearheaded by the 
creations of music promoter, Malcolm McLaren, and neophyte fashion designer, Vivienne 
Westwood. Initially they were asked to dress punk bands, like the Sex Pistols, but due to 
popular demand, they starting selling their shock‐value outfits in their King’s Road shop, SEX 
from 1974.xiii In Australia, the uptake of glam seemed especially controversial since it 
collided with embedded notions of masculinity and mateship that were in stark conflict with 
the diverse references to gender ambiguity, sexual transgression and androgeny that 
pervaded 70s popular music.xiv S&M was a major influence in costume designs evident in 
the use of ‘metal, silver and studs’ that made a ‘strong visual impact’ and a photographic 
spectacle while withstanding ‘the physical demands of live performance.xv  
A key ingredient in the development of glam was the advent of colour television. In Britain, 
while Top of the Pops had started in 1964, it was broadcast in colour from 1969 and colour 
television sets across the country did not outnumber black and white sets until 1976. In 
other words, the rise of glam paralleled the spread of colour television.   In Australia, 
Countdown premiered in late 1974 and began regular broadcasting in colour in March 1975.  
When Skyhooks appeared on the first colour Countdown, their popularity exploded.  
At this time, Skyhooks was much more alternative than its later incarnation as innocuous 
glam rockers. As the first vocalist, Steve Hill, reflected:  
‘The trouble was the populists didn’t realise Skyhooks was satirical – nor the 
Skyhooks themselves… We were sending up the absurdities of glam rock – Gary 
Glitter and Marc Bolan and T Rex, all that posturing’.xvi 
When Hill was replaced by Strachan any satirical impulse disappeared.xvii 
The adoption of costumes enabled musicians both to disguise themselves and project a 
distinctive performance persona. New costumes created new identities and opportunities to 
connect with audiences in new ways. There was more reluctance to wear make‐up, 
however, as Red Symons of Skyhooks recalled: 
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The Skyhooks wore makeup. The curious thing about that was that was what 
everybody was doing in the world. We were the only, well, mostly the only ones 
doing it here. And it says something about the way bands were in the ‘70s, maybe 
the ‘80s. We were the kind of last dash of Vaudeville. You know, we thought of 
ourselves as performers so it made sense to me. “This is a show, look at us.”xviii 
Countdown – and the gay aesthetic of host Molly Meldrum ‐ became incredibly important in 
popularising new bands and performers in Australia which was developing a home grown 
music industry.xix Molly championed the Australian glam bands and Countdown regularly 
broadcast Skyhooks, Sherbet, Hush and Supernaut. Michael Gudinski’s Mushroom Records, 
founded in 1972, was also critical to the development of Melbourne’s music culture. In 
order to gain greater appeal, bands were advised to tone down the radical edge of 
performance and glam up in more conventional ways. Costumes allowed musicians some 
slack to push the boundaries and shock the audience. Gudinski signed both Skyhooks and 
Split Enz.  
The replacement of lead singer, Steve Hill, by Shirley (Graeme) Stachan – with his angelic 
face, blonde curly hair and nickname (after Shirley Temple) – fitted this re‐alignment of 
image yet still hinted at gender ambiguity. Costumes like Greg Macainsh’s leopard bodysuit 
and Strachan’s hippy vest and flares channelled glam while Stachan’s multi‐coloured jester 
jacket and Symons’ multi‐layered coat and cape foreshadowed the nostalgia found in the 
costuming of the British New Romantics at the end of the 1970s. Many outfits defied 
traditional male codes of dress worn by the bulk of Australian men and mainstream fashion 
was slow to incorporate the new peacock, unisex masculine look outside the trend‐based 
coterie of inner city Melbourne. Glam fashions challenged gender identities and dress 
codes. And gradually, street styles began to adopt and adapt elements of stage costumes in 
fashion.  
Up until now, the Melbourne music scene was dominated by male musicians although 
female singers were having an impact overseas. While some stuck to the projection of a 
feminine persona, others challenged this image. Suzi Quatro, for example, fashioned an 
image as a ‘tough rocker woman’ in black leather and sang using the gestures and 
movements of male rockers.xx She was challenging conventional ideas about femininity and 
music performance.xxi In Australia the lineage of demure female pop singers included Little 
Pattie and Olivia Newton‐John.  
A home grown version challenging such niceness was raunchy singer Renée Geyer who had 
been experimenting with a variety of genres – soul, R&B, jazz and rock – since the early 
1970s and had her first significant success with her second solo album, 1974’s It’s a Man’s, 
Man’s World on which she covered James Brown’s ‘It’s a Man’s, Man’s, Man’s World’ 
turning it into a feminist critique with her soulful delivery. Often compared with black 
singers like Aretha Franklin, Geyer recognised that her album broke new ground for 
Australian female artists: 
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I don’t think “It’s a Man’s, Man’s World” was a very good album – it was pretty 
cheesy – but it’s a landmark in Australian female vocal recording. It was the first time 
... that an Australian woman really “tore up the mike,” as they say, with completely 
uninhabited vocals and adventurous, almost masculine phrasing.xxii 
 Costumes were critical to Geyer’s performance. As she reflected: 
You’re on stage and you’re performing. So you’re up there, they’re down there, 
you’ve got to – you know, when you’re not singing, they’re looking at you. So I used 
to get outfits made up by all sorts of people, elaborate beautiful velvet things and 
having knickerbockers and a top that went with it in a sort of grey velvet, you know – 
I remember having a green dress that just went like that and then had straps and the 
whole back was backless but with just these two straps and it went almost to my – 
where my bum is and I used to really doll it up in those days.xxiii 
But despite opening up of new radical styles of music for female artists, perhaps the most 
successful Australian female artist was Kylie Minogue who launched a musical career on the 
strength of her role in the television soapie, Neighbours. Perhaps an unlikely star, Minogue 
played the cute and bubbly girl‐next‐door, an image that appealed to Australians and British 
fans, and one that was in stark contrast to the increasingly sexually provocative image of the 
biggest female singer of the era, the American diva, Madonna. Like Madonna, however, 
Kylie’s success was built on her use of music videos, initially the ‘cheap’n’cheerful promo 
video featuring Kylie in a bubble bath’ for ‘The Loco‐Motion’ in 1987.xxiv  
From the point of view of extending the use of visual imagery to complement popular 
music, music videos were a logical development on from colour television. At first packaged 
as bubble gum innocence and releasing highly successful albums with the musical gravitas of 
fairy floss, Kylie gradually began shedding that image to become more of a sex kitten and 
diva. However, she always performed in a ‘peek‐a‐boo’ manner that resonated with 
Australian and British audiences that reinforced her ‘naughty but nice’ persona.xxv  
The four Kylie costumes in the exhibition reflect her changing personae: from the yellow 
ostrich feather top and iconic orange hot pants that scream prepubescent precocity in 1994; 
to the twist‐on‐a‐classic Chinoiserie‐influenced pant suit of 1998; to the Marilyn Monroe‐
esque gold lame and sequinned gown of 2000; and the Showgirl diva confection of corset, 
bustle and headdress with shades of Josephine Baker in 2005. As well as reflecting her 
successive images, these outfits also trace changing fashions and fashion nostalgia on the 
street. 
Even Kylie’s appearance on the cover of GQ magazine in 2000 ‐ where she recreated the 
well‐known 1976 Tennis Girl poster of Fiona Butler lifting her tennis skirt to reveal her naked 
bottom – only increased her status as a showgirl diva and en courant pop culture celebrity. 
Kylie subsequently collaborated with leading fashion designers to create her stage 
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costumes, notably Dolce and Gabbana, to invent yet another persona as a global high 
fashion tastemaker and gay icon.  
This exhibition captures the formation, development and maturation of Melbourne’s vibrant 
music scene from the 1970s until now. The selection of performance costumes worn by the 
leading musicians over that period are a visually stunning, alluring and tangible embodiment 
of the evolution of Melbourne’s music culture with the chosen artefacts of material culture 
eloquently creating a living history of the power of celebrity images in contemporary 
popular culture in which fashion is at the heart.xxvi 
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